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Open-Air-Konzert der Staatskapelle 
23.6.2016, Königsufer
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 W
oher kommt der Klang 
eines Orchesters? Im-
mer, wenn über die 
Staatskapelle geschrie-
ben wird, ist viel über 
ihre Vergangenheit zu lesen, über ihre  
Tradition, über die großen Dirigenten, die 
sie geleitet haben, über die politischen 
Umstände, unter denen sie gewirkt hat. 
Und natürlich macht all das tatsächlich den 
unverwechselbaren Ton der Kapelle aus. 
Aber Orchester leben immer auch in der Ge-
genwart. Wie sie auf die großen Werke von 
Beethoven, Dvořák oder Schostakowitsch 
blicken, hat auch etwas damit zu tun, in 
welcher Wirklichkeit sich ihre Musiker be-
wegen, in welcher Stadt sie leben und wie 
sie in der Gegenwart verankert sind. Die 
Wirklichkeit der Sächsischen Staatskapelle 
Dresden ist damit immer auch das Dresden 
des Jahres 2016, unser Dresden, das unse-
ren Klang mitbestimmt!
Für ein Orchester ist es wichtig – egal, 
wo auf der Welt es ansonsten auftritt – an 
einem Ort verankert zu sein, sich mit dem 
auseinanderzusetzen, was die Menschen zu 
Hause fühlen, denken und spüren. Auf der 
einen Seite ist die Kapelle natürlich ein kul-
turelles Aushängeschild der Stadt Dresden 
und des Landes Sachsen, aber sie ist eben 
auch ein Orchester, das sich immer gemein-
sam mit seinem Publikum entwickelt hat, 
mit Dresden und den Dingen, die sich in 
unserer unmittelbaren Nähe abspielen –  
all das bestimmt auch unseren Klang. 
In vielen deutschen Orchestern wird der-
zeit darüber diskutiert, wo der Nachwuchs 
bleibt, warum nur so wenig junge Menschen 
die Schwelle von Konzert- und Opernhäu-
sern überschreiten. Ich finde, dass das ein 
ganz normaler Prozess ist. In jungem Alter 
ist man damit beschäftigt, eine Familie zu 
gründen, die ersten Schritte in der Arbeits-
welt zu planen, sich an anderen Orten aus-
zuprobieren als im Konzert – für die Musik 
bleibt da nur wenig Raum. Umso wichtiger 
finde ich es, dass wir nicht hinter verschlos-
senen Türen darauf warten, dass Sie uns 
finden, sondern dass wir mit unserer Kunst 
zu Ihnen kommen. Und genau darum wird 
es diesen Frühling und Sommer gehen.
Bereits mit unserer Open-Air-Übertra-
gung des »Lohengrin« mit Anna Netrebko, 
Piotr Beczala und Christian Thielemann am 
22. Mai kommen wir zu den Dresdnern auf 
den Theaterplatz, und es geht weiter: Be-
reits einen Tag später werden 11 Ensembles 
der Kapelle in  unterschiedlichen Kneipen 
der Dresdner Neustadt musizieren. Ich lade 
Sie herzlich ein, uns an diesem Abend zu 
besuchen und sich von uns unterhalten 
und verzaubern zu lassen. Ganz besonders 
freue ich mich auf das Open-Air-Konzert 
»Symphonie der Menschlichkeit« am 23. 
Juni, in dem die Staatskapelle und der Diri-
gent Franz Welser-Möst auf dem Areal der 
Filmnächte für alle Dresdner Dmitri Schos-
takowitschs großartige siebte Symphonie, 
die »Leningrader«, aufführen werden – die 
Tickets für dieses außergewöhnliche Kon-
zert kosten nur fünf Euro! 
Der Klang der Kapelle steht natürlich 
auch in unseren regulären Konzerten im 
Mittelpunkt, etwa wenn Christian Thiele-
mann gemeinsam mit dem Geiger Nikolaj 
Znaider Beethovens Violinkonzert auffüh-
ren wird, begleitet von zwei Werken, deren 
Komponisten der Kapelle stets sehr nahe 
standen: von Richard Strauss und Max 
Reger. Beide waren Ikonen ihrer Zeit, und 
beide haben den Klang ihrer Gegenwart in 
den Sound unseres Orchesters gebracht. 
Und auch die beiden Aufführungsabende, 
in denen sich die Musiker der Kapelle mit 
spannenden Programmen präsentieren, 
gehören zum typischen Klang der Staats-
kapelle. Denn letztlich macht auch das den 
Sound unseres Orchesters aus: das gemein-
same Spiel außergewöhnlicher Musiker-
persönlichkeiten wie in diesem Fall von 
Rozália Szabó, Volker Hanemann, Federico 
Kasik und Anya Dambeck. 
Ich freue mich auf diese Wochen voller 
Musik, in denen die Staatskapelle in die 
Stadt ziehen wird, um sich durch Sie, unser 
Publikum, inspirieren zu lassen. Und ich 
hoffe, dass auch Sie uns möglichst bald 
wieder bei uns zu Hause in der Semperoper 
besuchen werden, um zu hören, wie unser 
gemeinsames Dresden so klingt.
Herzlich Ihr 
Jan Nast
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uns finden, sondern dass wir mit unserer Kunst 
zu Ihnen kommen.
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KAPELLE IN DER NEUSTADT
 M
usik ist überall zu Hause. 
Und Musiker sowieso: Wa-
rum also nicht die Mauern 
der Semperoper verlassen 
und dorthin gehen, wo 
Klassik normalerweise nicht jeden Abend 
im Mittelpunkt steht. Am 23. Mai ziehen 
Musiker der Staatskapelle durch die Knei-
pen der Neustadt: 11 Ensembles spielen 
in 11 unterschiedlichen Bars – sie geben 
Konzerte zu drei unterschiedlichen Zeiten. 
So entsteht ein ganz neues Konzerterlebnis. 
Das Publikum kann jeweils um 19.30 Uhr, 
um 20.30 Uhr und um 21.30 Uhr ein rund 
30-minütiges Konzert hören und dann in 
die nächste Kneipe weiter ziehen – das alles 
natürlich kostenlos. »Die Idee ist großar-
tig«, sagt Jan Nast, Orchesterdirektor der 
Staatskapelle, »wir haben das Konzept ge-
meinsam mit der Gesellschaft der Freunde 
der Staatskapelle entwickelt, Vorbild war 
die ›Friday Night‹ in Zürich, die so ähnlich 
funktioniert und beim Publikum sehr gut 
ankommt.« Was Jan Nast besonders freut: 
Ohne Frack auf Tour –
11 ENSEMBLES der Sächsischen Staatskapelle spielen am 
Montag, den 23. Mai 2016, in 11 Kneipen der Dresdner 
Neustadt – das Publikum kann bis zu drei Konzerte in 
unterschiedlichem Ambiente hören. Natürlich kostenlos.
DIE STAATSKAPELLE  
IN DER NEUSTADT
23. Mai 2016
jeweils 19.30, 20.30 und 21.30 Uhr
OHNE FRACK AUF TOUR – 




• Combo Bar 
• Jim Beam 
• Sidedoor 
• Bottoms up 
• Curry & Co 
• Blue Note 
• Bon Voyage 
• Groove Station 
• Katy’s Garage
»Die Musiker der Kapelle waren sofort Feu-
er und Flamme, die einzelnen Ensembles 
haben sich ganz besondere Programme für 
diese ›Klassik-Kneipen-Tour‹ ausgedacht 
und freuen sich darauf, in hautnahen Kon-
takt mit einem vielleicht neuen und jungen 
Publikum zu kommen.« 
Für Nast sind derartige Konzepte auf 
ganz unterschiedlichen Ebenen spannend. 
»Natürlich wissen wir, dass ein Opern- oder 
ein Konzerthaus für einige Menschen im-
mer auch eine Barriere darstellt. Die Gefahr 
besteht darin, dass die Klassik sich in ihre 
Nische zurückzieht. Und wenn unsere Mu-
siker nun aufbrechen und zum Publikum 
kommen, finde ich das zunächst einmal 
großartig. Nicht, weil ich unbedingt hoffe, 
dass dann auch andere Menschen den Weg 
in unsere Konzerte finden, sondern viel-
mehr deshalb, weil die Staatskapelle eine 
wesentliche Rolle in der Stadt spielt – und 
es auch zu ihren Aufgaben gehört, Dres-
den und den Dresdnern etwas zurück zu 
geben.« Und noch etwas ist Nast wichtig: 
»Man muss sich ja nur die Statistiken der 
deutschen Orchester anschauen und sieht 
sofort, dass es ihnen schwerfällt, ein neues, 
junges Publikum zu erreichen.« Für Nast 
ist das weniger eine Frage der Kunst als der 
Lebensumstände: »Es ist normal, dass jun-
ge Leute, die vielleicht gerade eine Familie 
gegründet haben und ihre berufliche Kar-
riere aufbauen, nur wenig Zeit haben, um 
in Konzerte zu kommen. Umso wichtiger 
ist es, dass wir es ihnen leichter machen, 
mit der Musik in Kontakt zu treten – dort, 
wo sie sich befinden, dort, wo sie sich wohl 
fühlen, dort, wo ihre Regeln gelten.«
Das Projekt der »Kapelle in der Neu-
stadt« ist nur eine von vielen Ideen der 
Staatskapelle, neue Orte für sich zu ge-
winnen. Einen Tag zuvor, also am 22. Mai, 
findet bereits die Open-Air-Übertragung 
des »Lohengrin« mit Anna Netrebko, 
 Piotr Beczala und Christian Thielemann 
auf dem Theaterplatz statt, moderiert von 
Wigald Boning und Axel Brüggemann; 
einen Monat später dann das Open-Air-
Konzert am Königsufer unter dem Motto 
»Symphonie der Menschlichkeit«, bei dem 
unter der Leitung von Franz-Welser Möst 
die »Leningrader Symphonie« von Dmitri 
Schostakowitsch erklingen wird. »All diese 
Konzepte folgen der gleichen Hoffnung«, 
erklärt Nast, »wir wollen den Menschen in 
Dresden zeigen, dass die Kapelle und ihre 
Musiker berührbar sind, dass auch Musiker 
nur Menschen unter Menschen sind, die für 
andere Musik machen – wir sind Dresdner 
für Dresden. Außerdem ist der direkte Kon-
takt zum Publikum unglaublich wichtig für 
ein Orchester, denn nur so lassen sich Mo-
zart, Beethoven und Wagner auch so inter-
pretieren, dass sie noch immer wie unsere 
Zeitgenossen klingen.«
Nast wünscht sich, dass ein Kneipen-
besuch an diesem Montag in der Neustadt 
unverwechselbar und aufregend wird. »Es 
ist doch wunderbar, ein Bier oder einen 
Wein zu trinken, Musik zu hören, weiter 
zu ziehen und ganz nebenbei die Musiker 
unserer Kapelle kennenzulernen – hautnah, 
mit ihnen zu sprechen, ihnen zuzuhören 
und gemeinsam mit ihnen zu feiern.«
Mit freundlicher Unterstützung 
der Gesellschaft der Freunde 
der Staatskapelle Dresden e.V. 
Das detailierte Programm finden Sie unter 
www.staatskapelle-dresden.de/neustadt
11. SYMPHONIEKONZERT











manche Schönheit zu, bekennt aber, dass 
der Zusammenhang oft ganz zerrissen 
scheine und dass die unendlichen Wieder-
holungen einiger gemeiner Stellen leicht 
ermüden könnten.« So analysierte es der 
Wiener Musikkritiker Möser am Tag nach 
der Uraufführung in der »Theater-Zeitung«. 
Zur Enttäuschung beigetragen hat vielleicht 
auch, dass der Geiger Clement sein Solo 
ohne vorherige Probe spielte – obwohl sein 
Spiel ausdrücklich gelobt wurde. Dennoch 
sollte es bis nach Beethovens Tod dauern, 
bis ein Weltklasse-Solist wie der damals 
erst 12-jährige Geiger Joseph Joachim das 
Konzert unter Leitung von Felix Mendels-
sohn mit einem Londoner Orchester erneut 
aufführte und wiederentdeckte. Fortan galt 
Beethovens Violinkonzert als Meilenstein 
der klassischen Musik, als Prototyp aller 
folgenden Geigenkonzerte. Dennoch wurde 
es lange von vielen Musikern gemieden, 
da es auf der einen Seite sehr schwierig zu 
spielen ist, auf der anderen Seite zu wenig 
Glanz auf den Virtuosen zurückfällt, denn 
der tritt gleichberechtigt mit dem Orchester 
auf. Heute gilt genau diese Eigenschaft als 
Geheimnis des Werkes: Es verlangt nach 
einem Solisten und einem Ensemble, die 
einander schätzen, im gleichen Geist musi-
zieren und sich ergänzen.
Für genau diese Konstellation steht die 
Besetzung des 11. Symphoniekonzerts, 
wenn die Staatskapelle Dresden mit ihrem 
Chefdirigenten Christian Thielemann auf 
den ehemaligen Capell-Virtuosen Nikolaj 
Znaider trifft. Der dänisch-israelische Gei-
ger kennt den Ton der Kapelle in- und aus-
wendig. Und er ist ihm verfallen. »Für mich 
hat dieses Orchester einen einzigartigen, 
unverwechselbaren Klang«, sagt er, »einen 
Ton, der die Musiker von allen anderen 
Orchestern unterscheidet. Der Sound der 
Kapelle hat viel mit der Vergangenheit zu 
tun, mit der Abgeschiedenheit in Zeiten der 
DDR, aber auch mit der großen Neugier der 
Musiker und ihrem kammermusikalischen 
Verständnis.« Znaider begeistert besonders 
die Mischung aus kraftvollem Klang und 
musikalischem Geist, »im physischen Klang 
der Kapelle schwingt immer auch etwas 
Metaphysisches mit«, erklärt er den Ton 
des Orchesters.
Um diesen Grenzgang zwischen Emo-
tion und Ratio, zwischen Schwelgerei und 
archaischem Ausdruck, geht es auch in 
Beethovens Violinkonzert. Bereits die ge-
dämpften Paukenschläge am Beginn stellen 
für viele Musiker eine Gretchenfrage dar: 
Handelt es sich um eine Vorwegnahme der 
Stimmung der Französischen Revolution 
oder deutet Beethoven einen versteckten 
Marsch an? Klarer ist der Fall im dritten 
Satz mit seinem 6/8-Thema, in dem der 
Komponist zur Jagd bläst und den Geiger 
in eine virtuose Kadenz schickt. »Beetho-
ven ist für mich kein Komponist, dessen 
Musik man zum Konzert einfach aus dem 
Regal holen kann«, sagt Znaider. »Beetho-
ven fordert eine dauernde Beschäftigung 
und Neubefragung seines Werkes. Alles, 
was wir haben, sind die immer gleichen 
schwarzen Punkte auf den Notenlinien. 
Aber sie stellen noch nicht die Musik dar, 
sie sind nur so etwas wie eine Landkarte, 
die vorgibt, was der Geiger und das Or-
chester zu tun haben. Der wahre Klang 
entsteht für mich erst durch die Philoso-
phie, mit der man diesen Noten begegnet. 
Bei Beethoven ist es für mich so, dass jeder 
gerade gespielte Ton bereits die Geburt 
des nächsten Tones bedeutet. Alles hängt 
in diesem Stück davon ab, mit welchem 
Geist das Orchester die Idee vorgibt, und in 
diesem Rahmen muss sich der Solist dann 
seinen eigenen, immer wieder neuen Weg 
suchen. Das wird gleich zu Beginn mit den 
Paukenschlägen deutlich, dann setzen die 
Holzbläser ein, und alles geht ineinander 
über – das macht dieses Konzert so span-
nend.« Auch für einen Weltklassegeiger wie 
Nikolaj Znaider ist Beethovens Violinkon-
zert ein lebenslanger »work in progress«. 
»Ich sehe es ja an mir selber«, sagt er, »im 
Laufe meiner Karriere hat sich mein Blick 
auf dieses Konzert immer wieder verändert. 
Ich habe einzelne Übergänge neu befragt, 
mich von Orchestern zu neuen Deutungen 
inspirieren lassen und weiß gleichzeitig, 
dass jede Interpretation immer unvollendet 
bleiben wird.«
Und auch die Staatskapelle hat eine 
lange Beethoven-Tradition, die sie auch mit 
Christian Thielemann immer wieder be-
fragt. Aus dem Bewusstsein der Tradition 
und dem Leben im Heute sucht sie aktuelle 
und neue Formen des Ausdrucks. Beetho-
vens Violinkonzert gibt dazu viele Ansätze. 
Wie schnell sich der Blick auf die Musik 
ändern kann, zeigt die Kritik nach der Ur-
aufführung. Damals schrieb der Journalist 
Möser noch verwundert: »Die Musik könne 
sobald dahin kommen, dass jeder, der nicht 
genau mit den Regeln und Schwierigkei-
ten der Kunst vertraut ist, schlechterdings 
keinen Genuss bei ihr empfinde, sondern 
durch eine Menge unzusammenhängender 
und überhäufter Ideen und einem fortwäh-
renden Tumult einiger Instrumente, die den 
Eingang charakterisieren sollten, zu Boden 
gedrückt, nur mit einem unangenehmen 
Gefühl der Ermattung das Konzert verlas-
se.« Heute wirkt Beethovens Violinkonzert 
genau gegenteilig: Es verzückt uns durch 
seine innere Kraft, durch sein romanti-
sches Strahlen und die Schönheit der Ge-
walt des Ausdruckes.
Samstag, 4. Juni 2016, 11 Uhr 
Sonntag, 5. Juni 2016, 20 Uhr 






Violinkonzert D-Dur op. 61
Max Reger
Variationen und Fuge über ein Thema  
von Mozart op. 132
Richard Strauss
»Till Eulenspiegels lustige Streiche« op. 28
Kostenlose Einführungen jeweils 45 Minuten  
vor Konzertbeginn im Foyer des 3. Ranges
ZUSAMMEN SIND WIR
Beethoven
Das Violinkonzert von Ludwig van Beethoven 
fordert das Miteinander von Solist und Orches-
ter – gut, dass die Staatskapelle und Christian 
Thielemann im 11. SYMPHONIEKONZERT aus-
gerechnet auf Nikolaj Znaider treffen.
DIE KOMPONISTEN-KUMPEL 
DER KAPELLE 
Neben Beethovens Violinkonzert stehen beim 11. Symphonie-
konzert die Werke zweier Komponisten auf dem Programm, 
die eng mit der Kapelle verbunden sind: Richard Strauss und 
Max Reger.
 E
s war der große Dirigent Fritz Busch, der, noch lange bevor er zur 
Staatskapelle in Dresden kam, Bekanntschaft mit einem der inno-
vativsten Komponisten seiner Zeit machte und ihn als lebenslangen 
Freund gewann. Vor Ausbruch des Ersten Weltkriegs war Busch 
Kapellmeister in Bad Pyrmont und lernte dort den jungen Max Reger 
kennen. Der wiederum galt als großer Hoffnungsträger der Neuen Musik, ein 
Komponist, der aus dem Geist der Vergangenheit – besonders des Barock – mit 
seinen Werken die Meister der Zweiten Wiener Schule inspirierte, der Sergej 
Prokofjew begeisterte und Komponisten wie Igor Strawinsky abschreckte. Fritz 
Busch bewunderte Reger, der vor genau 100 Jahren in Leipzig starb, bedin-
gungslos. Zeitlebens stand er ihm nahe, auch weil ihre Familien eng miteinander 
verbunden waren. 
Nach Regers Tod setzte sich Busch gemeinsam mit der damaligen Hofkapelle, 
deren Chef er nun war, für die Erinnerung an Regers Werke ein. Gemeinsam mit 
seinem Bruder, dem Geiger Adolf Busch, bearbeitete er die Musik des Komponis-
ten und führte sie regelmäßig auf. In ihren Schriften, Essays und Artikeln feier-
ten die Busch-Brüder den Komponisten regelmäßig als musikalisches »Genie«. 
Eines der beliebtesten Werke Regers sind bis heute die »Variationen und Fuge 
über ein Thema von Mozart«. Reger nimmt sich darin das erste Thema aus Mo-
zarts Klaviersonate in A-Dur vor und bearbeitet es zunächst für Oboe und zwei 
Klarinetten, lässt dann die Streicher das Thema übernehmen, bis es schließlich 
bei den Trompeten ankommt. Die Variationen zählen seit jeher zum Repertoire 
der Staatskapelle, wenngleich sie – vor allem in den Jahren nach dem zweiten 
Weltkrieg – längst nicht so häufig zur Aufführung gelangten, wie es ihrem kom-
positorischen Rang eigentlich hätte entsprechen sollen. 
Noch enger verbunden mit der Staatskapelle war der Komponist Richard 
Strauss. Ein Großteil seiner Opern wurde an der Elbe uraufgeführt, nachdem 
andere Städte sie als zu radikal abgelehnt hatten. Es war der Dirigent Ernst 
von Schuch, der sich um Strauss bemühte und ihn immer wieder nach Dresden 
lockte. Strauss selber war begeistert von der Kapelle, ihrer Kunst und ihrer Lei-
denschaft für seine Musik. Im 11. Symphoniekonzert steht neben Beethovens 
Violinkonzert und Regers Variationen nun Strauss’ Symphonische Dichtung »Till 
Eulenspiegel« auf dem Programm: eine musikalische Parabel über die Streiche 




8 SAISON 2015 / 2016 9 SAISON 2015 / 2016
 »Symphonie der
Menschlichkeit«
Die Sächsische Staatskapelle Dresden lädt zum OPEN-AIR auf die 
Elbwiesen am Königsufer. Auf dem Programm: Dmitri Schostako-
witschs siebte Symphonie – die »Leningrader«. In dieser Hymne 
der Freiheit und des Friedens prallen Weltgeschichte und private 
Innenwelten aufeinander.
 D
ie »Leningrader« Symphonie 
von Dmitri Schostakowitsch ist 
ein musikalischer Mythos. Sie 
wurde während der Blockade 
Leningrads durch die Nazis 
aufgeführt, und ihr grenzenloser Ruf nach 
Befreiung, Selbstbestimmung und Frieden 
eroberte schnell die ganze Welt. Schostako-
witschs Siebte ist nicht nur Soundtrack des 
russischen Kampfes gegen den Faschis-
mus, sondern diente der gesamten freien 
Welt als Symphonie der Menschlichkeit: Sir 
Henry Wood dirigierte sie noch während 
des Krieges in London, Arturo Toscanini in 
den USA. Bis heute ist dieses bewegende 
Meisterwerk eine Mahnung für die Selbst-
bestimmung und eine Auflehnung gegen 
jede Form der Diskriminierung und Unter-
drückung. Gemeinsam mit dem österreichi-
schen Dirigenten Franz Welser-Möst wird 
die Staatskapelle die »Leningrader« am 23. 
Juni in einem großen Open-Air-Konzert am 
Königsufer auf den Elbwiesen aufführen. 
Ein Ereignis, in dem Dresden die Mensch-
lichkeit feiert. 
Dass die »Leningrader« zu einer der 
wichtigsten historischen Symphonien wur-
de, liegt nicht nur daran, dass sie im Kampf 
gegen Hitler-Deutschland benutzt wurde, 
sondern auch daran, dass es Schostako-
witsch gelang, Weltpolitik mit der allge-
meingültigen und individuellen Sehnsucht 
des Menschen nach Freiheit und Frieden 
zu vereinen. Heute wissen wir, dass er die 
Komposition bereits vor der Belagerung 
Leningrads begonnen hatte, und dass eines 
der wichtigsten Themen der Symphonie, 
das »Invasionsthema«, weniger politisch 
als viel mehr zwischenmenschlich gemeint 
war: »Es geht hier auch um den Feind in 
uns allen«, sagte er einmal, »darum, dass 
wir als Menschen das Andere akzeptieren 
und es schaffen, uns nicht von Vorurteilen, 
Ressentiments und Unterdrückung leiten 
zu lassen« – eine Aussage, die auch aktuell 
im Großen wie im Kleinen nichts an Bedeu-
tung eingebüßt hat. 
Die »Leningrader« funktioniert als Zu-
sammenprall von Weltpolitik und Innerlich-
keit ebenso wie Schostakowitschs achtes 
Streichquartett, das er später in Gohrisch 
bei Dresden komponiert hat. Hier stellte er 
sein Hadern mit dem politischen System 
Stalins als zutiefst innerlichen Kampf dar.
Der Erfolg seiner siebten Symphonie 
mag auch darin begründet sein, dass 
Schostakowitsch mit ihr eine weltumspan-
nende Sprache gefunden hat. Sie ist da-
durch zugleich ein Appell an die Urgefühle 
der Menschen. 
Die schnelle, weltweite Verbreitung der 
Symphonie ist Teil ihres Mythos’ geworden. 
Uraufgeführt wurde sie am 5. März 1942 in 
der Stadt Kuibyschew an der Wolga, wohin 
Schostakowitsch nach den ersten Angrif-
fen auf Leningrad in Sicherheit gebracht 
worden war. Zwei Wochen später stand 
sie auch in Moskau auf dem Programm 
und wurde trotz der Luftangriffe nicht 
abgebrochen. Nach den Aufführungen in 
London (22. Juni) und in New York (19. Juli) 
gelangte die Partitur in einem geheimen 
Flug endlich in das eingekesselte Lenin-
grad. Hier wurde sie unter dem Dirigat von 
Karl Eliasberg mit 15 Überlebenden des 
Rundfunkorchesters und Musikern, die 
eigens zur Aufführung von der Front zu-
rückgerufen wurden, aufgeführt. Während 
des Konzertes stellte die russische Abwehr 
das Feuer ein, und die Musik soll bis in die 
deutschen Schützengräben zu hören ge-
wesen sein – als Mahnung an die Besatzer 
und als Ausdruck der Willensstärke der 
Leningrader Bürger. 
Damit wurde die »Leningrader« endgül-
tig zur Symphonie des Widerstands gegen 
die Unmenschlichkeit. Neben zahlreichen 
Aufführungen in der Sowjetunion gab es 
bis zum Ende des Zweiten Weltkrieges 
über 60 Konzerte auf dem amerikanischen 
Kontinent, außerdem wurde die Sympho-
nie in den meisten Hauptstädten Ost- und 
Westeuropas gespielt. 1946, nach Ende des 
Krieges, eroberte sie dann auch Berlin, wo 
Sergiu Celibidache sie am Pult der Berliner 
Philharmoniker dirigierte. 
Die Verbindung der »Leningrader« mit 
Dresden liegt auf der Hand. Nicht nur, weil 
Schostakowitsch seit jeher zum Kernreper-
toire der Staatskapelle gehört und mehr-
fach in der Nähe Dresdens Ruhe und Muße 
für seine Kunst gefunden hat. Nicht nur, 
weil die Schostakowitsch Tage in Gohrisch 
noch heute an diese Nähe erinnern, son-
dern auch, weil Dresden selber in den Bom-
bennächten des Zweiten Weltkrieges erlebt 
hat, was es bedeutet, wenn eine Stadt zum 
Ziel der Unmenschlichkeit erklärt wird. 
Auch deshalb verbindet Dresden und das 
heutige St. Petersburg eine jahrzehntelan-
ge, intensive Städtepartnerschaft, in der es 
darum geht, gemeinsam die Freiheit und 
den Frieden zu würdigen und zu wahren. 
Mit dem Konzert auf dem Areal der 
Filmnächte am Elbufer lädt die Sächsische 
Staatskapelle nun die ganze Stadt ein, 
gemeinsam diese Symphonie der Mensch-
lichkeit zu feiern und zu erleben, dass es 
kein größeres Gut gab und gibt als das res-
pektvolle Miteinander, die Freiheit und den 
Frieden. 







Symphonie Nr. 7 C-Dur op. 60 »Leningrader«
Einlass ab 19.30 Uhr
Karten zum Preis von nur 5 €  
auf allen Plätzen bei:
Besucherservice der Semperoper 
Schinkelwache am Theaterplatz
E-Mail: bestellung@semperoper.de 
Telefon: 0351 4911 705
SZ-ticketservice 
sowie an allen bekannten Vorverkaufsstellen
Internet: www.sz-ticketservice.de
Telefon: 0351 4864 2002
Herr Honeck, Sie haben als Musiker bei den Wiener 
Philharmonikern begonnen, sind seit acht Jahren 
erfolgreich beim Pittsburgh Symphony Orchestra als 
Dirigent tätig – nun kehren Sie erneut zur Staatskapelle 
zurück. Wir leben längst in einer globalisierten Welt: 
Dozenten aus Europa bilden japanische Musiker in den 
USA für Orchester in der ganzen Welt aus. Gibt es bei 
so viel Internationalität noch einen Unterschied zwi-
schen europäischen und amerikanischen Orchestern?
Mich beschäftigt diese Frage schon lange. Grund-
sätzlich glaube ich, dass die Globalisierung in der 
Musik nichts verloren hat. Das ist wie beim Essen: 
Zum Wiener Schnitzel passen Austern einfach nicht. 
Die Globalisierung birgt die Gefahr, dass traditions-
reiche Orchester ihre Identität verlieren. Auf der 
anderen Seite birgt sie natürlich auch Chancen. 
In den USA gibt es derzeit zwei große Ausbil-
dungsschulen, die sehr erfolgreich sind: die 
Juilliard School und das Curtis Institute. Aber 
wenn ich die Absolventen höre, habe ich oft 
das Gefühl, dass es hier vornehmlich um 
Technik geht. Hier werden erstklassige 
Musiker ausgebildet, die ihre Instrumente 
perfekt beherrschen. Aber das kann eben 
nicht alles sein. Für mich als Europäer 
ist das Musikantische mindestens 
genauso wichtig, die Qualität, zu-
zuhören, zu reagieren, notfalls auch 
zu improvisieren – die Musik als 
selbstverständliches Ausdrucksmittel 
zu begreifen. Worauf es wirklich an-
kommt, und was ich versuche, Studenten 
gerade in den USA zu vermitteln, ist es, die 
Technik zu benutzen, um die Möglichkeiten 
des Ausdruckes zu erweitern.
12. SYMPHONIEKONZERT
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IST EINE SCHÖNE BÜRDE
Tradition
Der Dirigent MANFRED HONECK wird im 
12. Symphoniekonzert Werke von Kurtág, 
Dvořák und Szymanowski dirigieren.  
Seit Jahren wird er in den USA gefeiert, 
hier spricht er über die Unterschiede  
zwischen amerikanischen und euro- 
pä ischen Orchestern.
Das hört sich alles nach dem alten, klas-
sischen Unterschied von Europa und den 
USA an.
Der ja auch immer noch besteht. Allein 
durch die Strukturen. In Amerika hat die 
klassische Musik eine ganz andere gesell-
schaftliche Stellung. Während Orchester 
in Europa zum großen Teil durch den Staat 
gefördert werden, sind es in den USA oft 
Mäzene und Privatpersonen. Das hat ganz 
praktische Konsequenzen, was etwa die 
Dauer der Proben betrifft. In den USA be-
steht ein viel größerer finanzieller Druck, 
der dafür sorgt, dass die teuren Probezei-
ten viel kürzer ausfallen. Dafür stelle ich 
aber fest, dass die Musiker in Amerika in 
der Regel sehr gut vorbereitet kommen. Ein 
anderer Unterschied sind sicherlich auch 
die Säle: In den USA sind Konzerte vor 
3.000 oder 4.000 Zuhörern keine Selten-
heit. In der Semperoper oder im Goldenden 
Saal des Wiener Musikvereins sind es viel 
weniger. Klar, dass sich das auch auf den 
Klang auswirkt: In Amerika geht es oft 
darum, möglichst laut zu spielen, so dass 
auch die letzten Reihen noch alle Details 
mitbekommen, in Europa gibt es eher eine 
Kultur des Leisetönens. 
Liege ich mit folgender Beobachtung falsch? 
Während Orchester wie Ihres in Pittsburgh, 
jenes von Franz Welser-Möst in Cleveland 
oder das Orchester in Boston in den letzten 
Jahren versuchen, so etwas wie einen indivi-
duellen Klang zu formen, eine Art Marken-
zeichen, verschwimmt in europäischen Or-
chestern genau dieser Anspruch zu Gunsten 
eines internationalen Allround-Sounds.
Ich befürchte, dass Ihre Beobachtung nicht 
ganz falsch ist. Letztlich liegt das immer 
an zwei Komponenten. Zum einen an den 
Musikern selbst, daran, wie wichtig ihnen 
ihre eigene Tradition ist, wie sehr sie das, 
was sie kennen, in die nächste Generation 
überführen. Zum anderen aber auch an 
den Orchesterleitern und Dirigenten – es ist 
entscheidend, ob die ihren eigenen Klang 
durchsetzen wollen oder sich mit dem 
Orchester auseinandersetzen und gemein-
sam mit den Musikern nach einem Sound 
suchen, der am besten zu einem Ensemble, 
seiner Geschichte und seinen aktuellen 
Möglichkeiten passt. In Europa gibt es 
dafür durchaus noch einige Beispiele: die 
Wiener Philharmoniker etwa, die allein 
dadurch unverwechselbar sind, dass sie auf 
Wiener Oboen und mit F-Hörnern spielen. 
Aber auch die Dresdner Staatskapelle ge-
hört zu den Orchestern, die sich ihrer Ver-
gangenheit bewusst sind und sie behutsam 
in die Gegenwart führen. Anderen Orches-
tern gelingt das derzeit vielleicht nicht in 
diesem Maße. Ich beobachte, dass es seit 
20 oder 30 Jahren immer weniger um den 
Sonntag, 3. Juli 2016, 11 Uhr
Montag, 4. Juli 2016, 20 Uhr






»Stele« op. 33 für Orchester
Karol Szymanowski
Violinkonzert Nr. 1 op. 35
Antonín Dvořák
Symphonie Nr. 8 G-Dur op. 88
Kostenlose Einführungen jeweils 45 Minuten 
vor Konzertbeginn im Foyer des 3. Ranges
eigenen Klang als um das perfekte Zusam-
menspiel und die technische Brillanz geht. 
Dann besteht tatsächlich die Gefahr der 
Verwechselbarkeit. Das zeigt sich beson-
ders bei Tourneen, in denen das gleiche 
Publikum zwar unterschiedliche Orchester 
aus der ganzen Welt hört, die sich aber 
kaum noch unterscheiden.
Und wie sieht die Klangbildung bei US-
Orchestern aus?
Dort spielt die eigene Tradition eine immer 
größere Rolle, vielleicht auch deshalb, weil 
man begriffen hat, dass ein eigener Klang 
heute durchaus ein Markenzeichen ist 
und das Ensemble gegen andere abhebt. 
Orchester wie Pittsburgh erinnern sich 
bewusst an ihre Tradition: Immerhin haben 
hier auch Pinchas Steinberg, Fritz Reiner 
oder Otto Klemperer dirigiert. Es besteht 
eine neue Neugier auf die eigene Geschich-
te, und es entwickelt sich das Bewusstsein, 
dieses Erbe in die Gegenwart führen zu 
wollen. Aber letztlich sind das eben auch 
sehr individuelle Wege einiger Ausnahme-
orchester. Aber das ist in Europa letztlich 
auch so. Den »europäischen Klang« gibt ja 
gar nicht – oder was verbindet ein Orches-
ter aus London mit einem aus St. Peters-
burg, aus Wien oder aus Dresden? Das sind 
alles vollkommen unterschiedliche Ansät-
ze. Vielleicht ist es ja so, dass gerade die 
Globalisierung, das Kleinerwerden der Welt 
und die Möglichkeiten der internationalen 
Vernetzung dafür sorgen, dass sich einige 
Orchester eher auf den Mikrokosmos vor 
Ort konzentrieren, auf die eigene Identität, 
auf die eigene Geschichte und den Ge-
schmack des eigenen Publikums. Ich fände 
das logisch und konsequent.
Der Klang wird immer auch vom Repertoire 
bestimmt. Heute versuchen viele Orchester, 
möglichst die ganze Palette der Musik abzu-
bilden ...
Ich glaube, dass darin der Schlüssel für 
eine Erklärung liegen könnte. Die ei-
gentliche Heimat ist immer die Musik, 
die man gerade spielt. Nehmen Sie eine 
Mahler-Symphonie – klar, man kann sie 
einfach schön und opulent aufführen, laut 
und gewaltig. Aber das ist langweilig. 
Man muss sich mit dem Österreich des 19. 
und 20. Jahrhunderts auseinandersetzen, 
wissen, dass ein Rubato oder ein Glissan-
do damals Mode waren, wie sie gemeint 
waren, was es bedeutete, dass eine Pauke 
mit Naturfell bespannt war. Schauen Sie, 
mein Vater wollte unbedingt, dass ich die 
Zither lerne – und ich habe viel Volksmusik 
gespielt. Wenn ich heute Mahler dirigie-
re, verstehe ich seine Ländler und seine 
Polkas in einem ganz anderen Zusam-
menhang – eben: aus der Volksmusik. Und 
vielleicht wäre es für manchen Juilliard-Ab-
solventen gut, sich im Internet nicht nur die 
Mahler-Interpretation der großen Orchester 
anzuhören, sondern auch einen Zitherspie-
ler aus Wien. Am Ende ist es wohl so, dass 
jede Interpretation immer auch der Blick 
auf eine Epoche und das Land der Entste-
hung aus jener Perspektive der Welt ist, in 
der ein Orchester beheimatet ist. 
Wie würden Sie den Klang der Staatskapelle 
beschreiben?
Für mich ist die Kapelle ein wunderbares 
und unverwechselbares Orchester. Es ist 
sehr musikantisch, es ist unglaublich, wie 
die Musiker einander zuhören, dass sie 
ein Gespür für den Moment haben, für 
Rhythmus und Klang. Ich finde, dass der 
Ansatz hier sehr direkt ist: Man versteht 
ohne viele Worte, was gesagt werden soll. 
Das hat sicherlich auch damit zu tun, dass 
die Kapelle auch ein Opernorchester ist, 
dass die Musiker das Zuhören und das 
spontane Reagieren gewohnt sind – das ist 
eine sehr große Qualität. Hinzu kommt das 
große Bewusstsein für die eigene Traditi-
on von Weber über Wagner bis zu Strauss 
und Mahler. Diese Musik klingt in Dresden 
seidig, luftig und sehr klar ...
Aber kann die Tradition nicht auch eine Bür-
de sein?
Natürlich! Das ist sie immer. Aber sie ist 
eine so wundervolle und wertvolle Bürde, 
die es unter allen Umständen zu bewahren 
gilt. Jeder Tag mit dieser großen Tradition 
ist auch ein Kampf – aber ein Kampf, der es 
wert ist, ausgefochten zu werden: die dau-
ernde Befragung der eigenen Vergangen-
heit und die Vergewisserung des eigenen 
Weges. Diese Besonderheit hört man der 
Staatskapelle Dresden an, und das ist sehr 
faszinierend – sie macht das Orchester so 
unverwechselbar.
Manfred Honeck
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EHRENDIRIGENT
HERBERT BLOMSTEDT ist zum Ehrendirigenten der Sächsischen 
Staatskapelle Dresden ernannt worden. Die Laudatio hielt  
der Kapell-Musiker und Orchestervorstand Bernward Gruner,  
Orchestermitglied seit 1979. Hier lesen Sie seine Rede.
Ein DIRIGENT
der EHRE
Lieber, sehr verehrter 
Herbert Blomstedt,
1969 dirigierten Sie unser Orchester zum 
ersten Mal. 1975 folgten Sie dann dem Ruf 
aus Dresden, unser Chefdirigent zu werden, 
der Sie für zehn Jahre bis 1985 blieben. Es 
war eine Zeit, in der nicht wenige der Kol-
legen, die heute auf der Bühne sitzen, noch 
nicht einmal das Licht der Welt erblickt 
hatten. Aber es ist nicht nur eine ferne 
Zeit, sondern es war auch eine schwierige 
Zeit. Die Oper ragte noch als Ruine in den 
Dresdner Himmel, die Häuser waren grau 
und aus der Perspektive von außerhalb 
des eisernen Vorhanges gesehen bedurfte 
es eines nicht unerheblichen Mutes, den 
eigenen Lebensmittelpunkt in eine Welt zu 
verlegen, die ungewohnt war und unbere-
chenbar, ja bedrohlich erscheinen musste. 
Sie wagten diesen Schritt aus Liebe zu un-
serem Orchester. Diese Liebe hatte sich bei 
Ihnen schon in frühen Jahren gebildet, als 
Sie mittels eines kleinen Rundfunkempfän-
gers fern von Dresden in Ihrer nordischen 
Heimat die Staatskapelle zum ersten Mal 
hörten. 
Entgegen dem Willen der Parteioberen 
hatte das Orchester Sie zum Chefdirigenten 
erkoren und damit eine glückliche Wahl 
getroffen. Die Zusammenarbeit, die vorher 
schon durch Ihre Gastdirigate bestand, 
intensivierte sich in sehr schöner Weise. Sie 
ließen dem Orchester eine ausgezeichnete 
Pflege angedeihen. In großer Gründlich-
keit, mit überschäumender Liebe zur Musik 
und stets sehr achtungsvoll im Umgang mit 
den Musikern und dem Publikum gingen 
Sie zu Werke. Sie setzten künstlerisch und 
menschlich Maßstäbe, die unter keinen 
Umständen unterschritten werden konn-
ten. Sie retteten das Orchester damit nicht 
zuletzt über eine doch recht dunkle Zeit 
hinweg. 
In zahlreichen Gastspielen führten Sie 
das Orchester auf die großen Konzertpodi-
en der Welt. Unvergessen bleibt neben vie-
lem anderen die erste USA-Tournee 1979. 
In berühmten Sälen, in der UNO, aber auch 
in Sporthallen und an anderen abenteuer-
lichen Orten kam das »Heldenleben« zur 
Aufführung. Wir reisten damals mit Bussen 
tausende Meilen durch den Mittelwesten 
der USA. Sie saßen bei uns im Bus. Das 
war stets Ihr Stil. Sie waren nicht der Diri-
gentendespot. Es ging Ihnen immer um die 
Musik und um die Menschen. 
Unzählige Tonaufnahmen von uns sind 
mit Ihnen entstanden, die sehr zur interna-
tionalen Ausstrahlung des Orchesters bei-
getragen haben. Nicht unerwähnt möchte 
ich die Schülerkonzerte im Kulturpalast 
lassen, die wir mehrmals im Jahr mit Ihnen 
veranstalteten. Frei sprechend wandten Sie 
sich stets an die jungen Menschen, um Ih-
nen Aspekte der gespielten Musik nahe zu 
bringen. Dass ein Mensch frei und authen-
tisch vor einem großen Auditorium redet, 
war damals nichts Selbstverständliches. 
Die Schüler erlebten keinen Funktionär, 
sondern einen Menschen und haben es mit 
großer Aufmerksamkeit gedankt. 
Das Orchester hat eine Art Stammbaum. 
Die großen Dirigenten haben es im Laufe 
seiner Geschichte geprägt. Diese verschie-
denen Prägungen gehen nicht verloren, 
sie verschmelzen miteinander. Lieber, ver-
ehrter Herbert Blomstedt, Sie haben einen 
festen Platz in dieser Reihe der Meister des 
Orchesters. 
Wir würden uns freuen, wenn Sie den 
Titel des Ehrendirigenten der Sächsischen 
Staatskapelle Dresden annehmen. 
Herr Blomstedt, wie war das, als Sie 1975 
in die DDR zur Staatskapelle nach Dresden 
gegangen sind?
Die Dresdner hatten mir die Stelle ja bereits 
1970 angeboten, aber ich konnte mich nicht 
überwinden, in dieses Land zu gehen. Nie-
mand wollte etwas Politisches von mir, es 
ging auch nie um dieses Thema. Man ging 
viel geschickter vor: Mich haben am Ende 
die Menschen überzeugt und die Leiden-
schaft der Musiker. Wenn ich zu Gast war, 
haben sie mir die Silbermann-Orgel in Frei-
berg gezeigt, sie haben mich in die Sächsi-
sche Schweiz gebracht, und der Solobrat-
scher, Jochen Ulbricht, ist mit mir zu einem 
Augenarzt nach Döbeln gefahren, der jeden 
Sonntag in der Kirche Cello spielte. Ich ließ 
meine Augen von ihm kon trollieren, wohl-
gemerkt, in einer heimlichen Privatpraxis! 
Und wieder lernte ich eine dieser Inseln 
kennen: Egal, von welchem politischen 
System die Leute umgeben waren, es gab 
diese Menschen, die in der Musik und in 
der Kirche einen eigenen Raum gefunden 
haben. So wie ich in meiner Kindheit. Das 
hat mich natürlich fasziniert. Und als dieser 
Augenarzt mir dann noch ein Autograph 
von Engelbert Humperdinck schenkte, war 
es um mich geschehen!
Politik spielte also nie eine Rolle?
Natürlich nicht. Obwohl: Ein westlicher Di-
rigent in Dresden sicherlich auch ein politi-
sches Experiment war. Aber ich persönlich 
habe etwas Anderes erfahren. Heute weiß 
ich, dass die äußeren Umstände vielleicht 
Als ein Augenarzt
die Ohren öffnete
Im Gespräch mit Axel Brüggemann erinnert  
sich Herbert Blomstedt an seine Anfänge  
als Chefdirigent der Staatskapelle – eine auf- 
regende Zeit als West-Dirigent in der DDR.
ein Grund dafür waren, dass die Musik zu 
einem dieser existenziellen, magischen 
Räume wurde. Sie war irgendwie heilig. 
Und das Orchester war eine dieser Inseln, 
auf der man Gleichgesinnte getroffen hat. 
Mich erstaunt bis heute, dass bei keinem 
unserer Konzerte im Ausland ein Musiker 
im Westen geblieben ist. Ich glaube, das 
hatte weniger mit der Politik zu tun als 
damit, dass alle diesen privilegierten Raum 
der Kapelle schätzten. Die Musiker fühlten 
sich hier wohl, weil sie ihr Anderssein in 
der Gemeinschaft erlebten. 
Es wird viel darüber gesprochen, dass  
in dieser Zeit auch eine Abschottung des  
Orchesters stattfand. Ist das der Grund,  
warum die Kapelle den typischen Klang  
bewahren konnte?
Sicherlich fand in Dresden eine Art Ab-
schottung statt. In Wahrheit aber haben wir 
natürlich viel von außen wahrgenommen. 
Entscheidend war eher, dass auch die Mu-
siker, die neu ins Orchester kamen, aus der 
gleichen Dresdner Schule stammten. Und 
dass sie innerhalb dieser kleinen Welt ähn-
liche Ideale gefunden haben. Eines dieser 
Ideale war der Stolz auf die eigene Tradi-
tion und Qualität.
Können Sie dafür ein Beispiel geben?
Ein bekannter Geiger kam einmal zu einer 
Probe, bat die Flöte, eine Phrase etwas an-
ders zu spielen, hat noch einmal abgebro-
chen, und beim dritten Mal war das dann 
perfekt. Am nächsten Tag saß ein anderer 
Flötist im Orchester. Als der Geiger fragte, 
was passiert sei, antworteten ihm die Musi-
ker: »Sie mussten gestern zwei Mal abbre-
chen, und es gehört zu unserer Ehre, Ihre 
Ideen beim ersten Mal umzusetzen.« Als 
ich diese Geschichte in Schweden erzählte, 
haben die Leute gesagt: »Ja, klar, diese 
Militärdiktatur! Typisch!« Aber sie hatten 
keine Ahnung. Das hatte nichts mit Politik 
zu tun, es war der Stolz eines Orchesters, 
einer Interpretation zu dienen. Dem Flö-
tisten ist auch nichts passiert. Es ist dieser 
Selbstanspruch, der mich sehr fasziniert 
hat. Er hatte nichts mit einem politischen 
System zu tun: Diesen Ethos hatte die 
Kapelle schon vor der Nazi-Zeit, während 
der dunklen Jahre, in der DDR – und es 
bestimmt auch heute ihre Ernsthaftigkeit. 
Wer wirklich der Musik dient, kann nicht 
parallel einem System dienen – die Musik 
ist autonom.
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FOTORÜCKBLICK CHINA-TOURNEE
 S
eit den 90er Jahren gastiert die Sächsische Staatskapelle in China. Mit zuneh-
mender Wirtschaftskraft hat China als Tourneedestination westlicher Orchester 
rapide an Bedeutung gewonnen. Opernhäuser und Konzertsäle entstehen in 
einer Geschwindigkeit, die Europäer nur staunen lassen. Auch aus dem Kon-
zertkalender der Staatskapelle ist China nicht mehr hinwegzudenken. In der 
aktuellen Spielzeit war sie gleich zweimal im Land des Lächelns zu Gast. Im November 
2015 unter der Leitung von Myung-Whun Chung, Ende April/Anfang Mai konzertierte sie 
gemeinsam mit dem ehemaligen Capell-Virtuosen Rudolf Buchbinder in Shanghai, Suzhou, 
Jinan, Linyi, Tianjin und Peking. Die Stimmung auf allen Seiten war prächtig, wie die Fotos 
von Andreas Schreiber, dem stellvertretenden Solobratscher der Staatskapelle, belegen.
Für die Freunde der Staatskapelle verlost die 
Manufaktur deshalb 3x4 Freikarten zu KLASSIK 
PICKNICKT. Gehen Sie dazu am 22. Mai 2016 auf 
die Facebook-Seite der Staatskapelle und liken den 
Post »Kartenverlosung KLASSIK PICKNICKT«: 
www.facebook.com/staatskapelle-dresden
f wie Freikarten
Auch Autos sind Klassiker
 D
ie Gläserne Manufaktur ist 
mehr als eine moderne und 
architektonisch spektakuläre 
Autofabrik – sie ist auch ein 
kulturelles Zentrum der Stadt: 
Gastgeber von KLASSIK PICKNICKT, För-
derer zahlreicher Kulturinstitutionen und 
Organisator sinnlicher Erlebnis-Veranstal-
tungen. Mit dem Ende der Phaeton-Produk-
tion werden Kultur und unterhaltsame Bil-
dung für die Manufaktur weiter eine große 
Rolle spielen.
Die neue Erlebniswelt der Gläsernen 
Manufaktur ist ein Schaufenster der Inno-
vation, der Autobau wird hier als visionäre 
Kunstform präsentiert. Die Besucher wer-
den mitgenommen auf einer Reise durch die 
Geschichte und die Zukunft der Elektromo-
bilität und Digitalisierung. In 75-minütigen 
Führungen werden die neuesten Trends 
des Autos der Zukunft gezeigt – inklusive 
einer Probefahrt mit neuen E-Mobilen. 
»Die Entwicklung des Autos ist eine der 
spannendsten Fragen unserer Zeit, auch 
weil sie unsere Alltagskultur grundlegend 
verändern wird«, sagt der Pressesprecher 
der Gläsernen Manufaktur, Dr. Carsten 
Krebs. 
Was er damit meint, zeigt die aktuelle 
Erlebniswelt, die nicht nur die Gegenwart 
und die Zukunft des Autobaus abbildet, 
sondern auch seine Vergangenheit. Wich-
tig sind Innovationen, die besonders in 
Sachsen geprägt wurden. Die vier Unter-
nehmen, die später in den »Audi«-Kreisen 
symbolisiert wurden, haben allesamt ihre 
Heimat in Sachsen: Wanderer, Horch, 
Audi und DKW. »Die Wiege des Autos 
liegt eigentlich hier«, sagt Krebs, »und 
genau das wollen wir auch abbilden. An 
mehr als 50 beeindruckenden Exponaten 
und Fahrzeugen ist die Gegenwart und 
Zukunft der Mobilität auf spielerische, in-
teraktive und informative Art zu erleben.« 
Bis zur Entscheidung darüber, welches 
Modell in Zukunft in Dresden produziert 
wird (mit einer Entscheidung wird im 
Oktober gerechnet), bleibt die Gläserne 
Manufaktur natürlich auch Auslieferungs-
standort für Modelle wie den Volkswagen 
CC und den Touareg. »Ganz besonders 
wichtig ist uns die Kooperation mit dem 
Standort Dresden«, sagt Krebs, »gerade in 
der E-Mobilität, was Ladestationen, Par-
ken, Car-Sharing und den Fuhrpark der 
Stadt betrifft, starten wir jetzt eine enge 
Zusammenarbeit.« Eine wesentliche Säule 
wird die Kultur sein. Mit über 180 Ver-
anstaltungen sowie täglichen Führungen 
lockt die Gläserne Manufaktur jedes Jahr 
über 140.000 Besucher an.
KLASSIK PICKNICKT ist inzwischen 
eine der erfolgreichsten Klassik-Veran-
staltungen der Stadt, die mehr als 3.000 
Karten sind innerhalb weniger Stunden 
ausverkauft. Und auch in diesem Sommer 
ist diese Veranstaltung wieder das High-
light des Kulturprogramms der Gläsernen 
Manufaktur. 
Eine neue Erlebniswelt und eine enge Zusammenarbeit mit 
der Staatskapelle Dresden – die Gläserne Manufaktur von 
Volkswagen entwickelt ihr Engagement am Standort Dres-
den. Für Leser von »Glanz und Klang« werden 3x4 Karten 
für das ausverkaufte Konzert KLASSIK PICKNICKT verlost.
GUTE LAUNE
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Concerto da Camera für Flöte, Englischhorn 
und Streichorchester H 196
Francis Poulenc
Sinfonietta für Kammerorchester FP 141







Drei Stücke für Streichorchester 
op. 4 Nr. 2
Wolfgang Amadeus Mozart





Ich spiele mein Instrument, weil: Es Liebe auf 
den ersten Klang war! 
Mein Lieblingsort zum Üben: Im Wohnzimmer 
bei offenen Fenstern und (hoffentlich!) Sonnen-
schein.
Wenn ich nicht musiziere, dann: Wandere ich in 
der Natur.
Die Staatskapelle ist für mich: Das musikalische 
Herz eines der schönsten Opernhäusern der 
Welt! 
Ein unvergessliches Konzert: Das Silvesterkon-
zert 2015 mit Lang Lang. 
Welches Stück ist auf meiner Playlist auf 
Platz 1: »Tosca«. 
Das schwierigste an meinem Instrument ist: 
Neben dem perfekten Spielen auch bei einer lan-
gen Vorstellung eine ausdauernd gute Haltung zu 
bewahren. 
Das Stück des Aufführungsabends in drei Wor-




Ich spiele mein Instrument, weil:  Ich mit sechs 
Jahren dachte, das wird schon nicht so schwer 
sein, wie man sagt ... Weit gefehlt!!
Mein Lieblingsort zum Üben: Früher immer in 
der Küche, weil es da so toll klang, heute in mei-
nem Arbeitszimmer.
Wenn ich nicht musiziere, dann: Probiere ich 
mit meiner Frau Restaurants in Dresden aus, 
träume von alten Autos oder spiele mit meinen 
Kollegen Squash.
Die Staatskapelle ist für mich: Im Grunde fast 
schon mein zweites zu Hause geworden.
Ein unvergessliches Konzert: Selber gespielt: 
Manfred Honeck mit Dvořáks Neunter. Zugehört: 
Tschaikowskys »Páthetique« mit dem Orchester 
des Mariinski Theaters St. Petersburg unter der 
Leitung von Valery Gergiev.
Welches Stück ist auf meiner Playlist auf 
Platz 1: Camille Saint-Saëns: Introduction et 
rondo-capriccioso op. 28 (Das Stück klingt nicht 
so sperrig wie sein Name…)
Das schwierigste an meinem Instrument ist: 
Es so einfach und rein wie möglich klingen zu 
lassen.
Das Stück des Aufführungsabends in drei Wor-
ten zusammengefasst: In meinen Augen facet-






Ich spiele mein Instrument, weil:  Mir der 
damalige Leiter meines Jugendorchesters ein 
Englischhorn in die Hand gedrückt hat mit den 
Worten: »Beschäftige Dich mal damit, wir spielen 
demnächst die Symphonie von César Franck und 
da möchte ich, dass Du das Solo im zweiten Satz 
spielst.« Das hat mir dann so gut gefallen, dass 
ich dabei geblieben bin.
Mein Lieblingsort zum Üben: Jeder Ort, an dem 
man ungestört ist. Und er sollte aufgeräumt sein, 
dann ist man nicht so schnell abgelenkt. 
Wenn ich nicht musiziere, dann: Versuche ich, 
den Familienalltag mit allen logistischen Heraus-
forderungen zu meistern.
Die Staatskapelle ist für mich: Das Tor zur Welt.
Ein unvergessliches Konzert: Auf der letzten 
Reise das Abschlusskonzert in Peking. Die 
Begeisterungsfähigkeit des Publikums für ein 
reines Mozart-Programm hat mich sehr beein-
druckt.
Welches Stück ist auf meiner Playlist auf 
Platz 1: Ich höre sehr wenig Musik in meiner 
Freizeit, aber wenn, dann am liebsten die Musik 
von Sting.
Das schwierigste an meinem Instrument ist: 
Wahrscheinlich der Rohrbau, so nennen wir das 
Anfertigen der Mundstücke. Da geht die Klang-
suche immer wieder von vorne los.
Das Stück des Aufführungsabends in drei Wor-
ten zusammen gefasst: Unglaublich gutes Stück.
ROZÁLIA SZABÓ
FLÖTE
Ich spiele mein Instrument, weil: In meiner 
Schule in Ungarn mussten wir ein Instrument 
lernen, und da mich faszinierte, dass man die 
Flöte spielt, ohne die eigenen Hände sehen zu 
können, wollte ich das unbedingt ausprobieren.
Mein Lieblingsort zum Üben: Ganz gleich wo, 
aber am ehesten finde ich zu mir, wenn ich dabei 
in die Natur blicken kann.
Wenn ich nicht musiziere, dann: Bin ich am 
liebsten bei meiner Familie.  
Die Staatskapelle ist für mich: Durch dieses 
Orchester ist mir die Möglichkeit gegeben, viele 
außergewöhnliche Künstler (Sänger, Solisten, 
Dirigenten) kennenzulernen und mich so mein 
Leben lang weiterzuentwickeln.
Ein unvergessliches Konzert: Schwer zu wäh-
len… vielleicht die vierte Symphonie von Brahms 
unter Myung-Whun Chung in Budapest. Meine 
Eltern und viele meiner alten Freunde waren im 
Konzert – ein Augenblick im Leben eines jeden 
Künstlers, nach dem man sich immer wieder 
sehnt.
Welches Stück ist auf meiner Playlist auf 
Platz 1: Passiv oder aktiv..? Passiv Sting, aktiv 
freue ich mich auf jede Vorstellung von »Der 
Rosenkavalier«.
Das schwierigste an meinem Instrument ist: 
Beim Flötenspiel erzeugt nur ein kleiner Teil der 
Atemluft den Klang, da wir ja über das Mund-
stück hinwegblasen. Für mich ist das Wichtigste, 
dennoch die große musikalische Linie nicht zu 
verlieren, immer wieder Klangfarben auszupro-
bieren und dabei selbst leicht zu bleiben.
Das Stück des Aufführungsabends in drei 




der Staatskapelle sind 
seit jeher ein Podium 
für Kapell-Musiker, 
sich auch als Solisten 
in der Semperoper zu präsentieren. 
In den letzten beiden Aufführungs-
abenden der aktuellen Spielzeit 
stehen gleich vier Musiker aus den 
Reihen der Staatskapelle im Fokus. 
Die Soloflötistin Rozália Szabó, der 
Soloenglischhornist  Volker Hane-
mann, der stellvertretende 1. Kon-
zertmeister der 1. Violinen Federico 
Kasik sowie die stellvertretende 
Solobratscherin Anya Dambeck.
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KonzertvorschauDie Konzerte der Staatskapelle von Mai bis Mitte JuliSCHOSTAKOWITSCH TAGE GOHRISCH
Montag, 23. Mai 2016, ab 19.30 Uhr
OHNE FRACK AUF TOUR – 
DIE STAATSKAPELLE IN 
DER NEUSTADT
Elf Kammermusikensembles der 
Staatskapelle präsentieren in elf 
Kneipen der Dresdner Neustadt 
um 19.30 Uhr, 20.30 Uhr und 
21.30 Uhr jeweils ein halbstündiges 











Divertissement für Kammerorchester 
Arthur Honegger
Concerto da Camera für Flöte, 
Englischhorn und Streichorchester 
H 196 
Francis Poulenc
Sinfonietta für Kammerorchester 
FP 141 
Samstag, 4. Juni 2016, 11 Uhr
Sonntag, 5. Juni 2016, 20 Uhr






Violinkonzert D-Dur op. 61
Max Reger
Variationen und Fuge über ein 
Thema von Mozart op. 132
Richard Strauss
»Till Eulenspiegels lustige Streiche« 
op. 28
Jeweils 45 Minuten vor Konzert-
beginn kostenlose Einführungen 
im Foyer des 3. Ranges
Mittwoch, 8. Juni 2016, 19.30 Uhr
Donnerstag, 9. Juni 2016, 19.30 Uhr
Wien, Musikverein
Samstag, 11. Juni 2016, 19 Uhr
Baden-Baden-Festspielhaus








Klavierkonzert Nr. 3 c-Moll op. 37
Violinkonzert D-Dur op. 61
Max Reger
Variationen und Fuge über ein 
Thema von Mozart op. 132
Richard Strauss
»Till Eulenspiegels lustige Streiche« 
op. 28
»Vier letzte Lieder«
Samstag, 18. Juni 2016, 20 Uhr








Konzert für Violine und Orchester 
op. 14
Antonín Dvořák
Symphonie Nr. 9 e-Moll op. 95 »Aus 
der Neuen Welt«








Symphonie Nr. 7 C-Dur op. 60 
»Leningrader«
Freitag, 24. Juni 2016
Samstag, 25. Juni 2016
Sonntag, 26. Juni 2016





Quatuor Danel, Vocal Concert Dres-
den, Anna Vinnitskaya, Matthias 
Wollong, Isang Enders, Peter Rösel, 
Sebastian Herberg, Michail Ju-
rowski, Dresdner Streichquartett, 
Norbert Anger, Michael Schöch, 
Semper Winds Dresden, u.a.
www.schostakowitsch-tage.de
Sonntag, 3. Juli 2016, 11 Uhr
Montag, 4. Juli 2016, 20 Uhr






»Stele« op. 33 für Orchester
Karol Szymanowski
Violinkonzert Nr. 1 op. 35
Antonín Dvořák
Symphonie Nr. 8 G-Dur op. 88
Jeweils 45 Minuten vor Konzert-
beginn kostenlose Einführungen 
im Foyer des 3. Ranges







Drei Stücke für Streichorchester 
op. 4 Nr. 2
Wolfgang Amadeus Mozart













ür den Komponisten Dmitri 
Schostakowitsch war Gohrisch 
ein Idyll, in dem er sich von den 
Wirren der Welt entspannen 
konnte. Heute ist das Dorf in der 
Sächsischen Schweiz längst zum Pilgerort 
für Schostakowitsch-Fans aus der ganzen 
Welt geworden. Jedes Jahr geben sich hier 
Musiker und Zuschauer ein Stelldichein, 
um das Werk des Komponisten aus unter-
schiedlichen Blickwinkeln zu beleuchten, 
dieses Mal die Beziehung von Schosta-
kowitsch zu Ludwig van Beethoven und 
Hanns Eisler. Das Schostakowitsch-Fes-
tival in Gohrisch ist längst auch zu einem 
Fest der Gohrischer geworden. Der ganze 
Kurort beteiligt sich an den drei Tagen, in 
denen die musikalische Prominenz hier zu 
Gast ist. 
»Für uns ist es großartig zu sehen, dass 
alle mithelfen«, sagt Gohrisch-Organisator 
und Konzertdramaturg der Staatskapelle, 
Tobias Niederschlag. Besonders freut er 
sich, dass die Scheune wieder als Spielort 
zur Verfügung steht. Ein enormer logis-
tischer Aufwand: das Stroh muss ausge-
räumt, eine Bühne und die Bestuhlung 
eingebaut werden – dazu die Beleuchtung 
und zwei Zelte, eines hinter der Bühne, ei-
nes als Foyer. Im Verein »Schostakowitsch 
in Gohrisch«, der das Festival ausrichtet, 
ist hierfür der Architekt Uwe Kunze verant-
wortlich, bei dem die technische Logistik 
zusammenläuft. 
Das Festivalbüro in Gohrisch wird 
von Lutz Ryback betreut. Auch er ist, wie 
Uwe Kunze, von Anfang an mit dabei und 
kümmert sich neben dem Kartenverkauf 
besonders um die Koordination aller eh-
renamtlichen Helfer, die das Festival zu 
einem Erfolg machen: Bürger aus Gohrisch 
übernehmen den Schließdienst, reißen 
die Karten ab, organisieren die Parkplätze 
und gestalten den Blumenschmuck. »Ohne 
dieses Engagement der Gohrischer wäre 
das Festival so nicht denkbar«, sagt Nieder-
schlag. Bereits jetzt sind 80 Prozent aller 
Tickets verkauft – für das Eröffnungs- und 
das Abschlusskonzert gibt es nur noch 
Restkarten. Der Kartenvorverkauf läuft in 
diesem Jahr so gut wie noch nie. Ein Zei-
chen, dass Gohrisch sich längst als interna-
tionaler Festivalort etabliert hat. Viele der 
knapp 3.000 Gäste übernachten vor Ort und 
genießen mit einem Festivalpass die ganze 
Vielfalt des Programms. 
Auch in Dresden wird am Erfolg gear-
beitet. Hier übernimmt Büroleiter Martin 
Steude die künstlerische Koordination, 
organisiert Übernachtungen und Transfers 
für Musiker wie Michail Jurowski, Anna 
Vinnitskaya, Peter Rösel, Isang Enders 
oder das Quatuor Danel. Außerdem gilt es, 
das »Wanderkonzert« vorzubereiten, mit 
dem das Gesangsensemble Vocal Concert 
Dresden und sein Leiter Peter Kopp diesmal 
in die Gohrischer Umgebung ziehen – mit 
Blick auf die umliegenden Tafelberge. 
Last but not least stecken auch die 
Musiker der Staatskapelle in den Vorberei-
tungen. Sie machen das Festival durch ihr 
Engagement seit Jahren zu einem musikali-
schen Erfolg. Im bevorstehenden Jahrgang 
ist die Kapelle mit zwei festen Ensembles 
vertreten, dem Dresdner Streichquartett 
und dem Bläserquintett Semper Winds 
Dresden. Außerdem kommen zahlreiche 
Stimmführer der Staatskapelle zu Kammer-
konzerten nach Gohrisch, unter ihnen Mat-
thias Wollong, Sebastian Herberg, Norbert 
Anger und Astrid von Brück. Am Vorabend 
des Festivals spielen viele von ihnen auch 
Schostakowitschs »Leningrader Sympho-
nie« unter freiem Himmel am Dresdner 
Königsufer – ein Konzert der Staatskapelle, 
mit dem die Musiker ein Zeichen für Frie-
den und Versöhnung setzen wollen. 
»Dass die Schostakowitsch Tage in nur 
wenigen Jahren zu einer solchen Erfolgs-
geschichte geworden sind, verdanken wir 
vor allem der kontinuierlichen Unterstüt-
zung durch die Kapellmusiker und der 
unglaublichen Gastfreundschaft vor Ort«, 
ist sich Tobias Niederschlag sicher. Auch 
in diesem Jahr hat man den Eindruck: 
Ganz Gohrisch freut sich auf das Festival, 
auf die internationalen Gäste und die be-
sondere Atmosphäre. Bleibt nur zu hoffen, 
dass auch Petrus die Vorbereitungen der 
Festivalmacher zu schätzen weiß – und für 
gutes Wetter sorgt. 
Tickets in der Schinkelwache 
am Theaterplatz 
Telefon (0351) 4911 705  
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Die SCHOSTAKOWITSCH TAGE IN GOHRISCH sind eine 
Erfolgs geschichte. Auch wegen des ehrenamtlichen 
 Engagements vor Ort. Vom 24. bis 26. Juni herrscht 
wieder Ausnahmezustand in der Sächsischen Schweiz.
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Wenn sich am 30. Juni 2016 der 
Vorhang über Pjotr I. Tschai-
kowskys »Eugen Onegin« 
hebt, betreten zwei Charaktere 
die Semperopernbühne, die 
moderner nicht sein könnten: 
der unverbindlich-distanzierte 
 Onegin und die in träumerischen 
Welten verhangene Tatjana. 
Für »Glanz und Klang« haben 
sich die Dresdner Protagonisten 
Camilla Nylund und Christoph 
Pohl schon einmal in ihre 
jeweilige Figurenperspektive 
begeben ...
Beginnen wir mit einer kleinen Vorstellungsrunde: Wer ist Tatjana – wer ist Onegin?
Camilla Nylund: Tatjana ist ein junges 
Mädchen, das mit ihrer Familie abgeschie-
den auf dem Land lebt. Es sind keine einfa-
chen Bauern, vielmehr so etwas wie Land-
adelige. Im Gegensatz zu ihrer Schwester 
Olga ist Tatjana eine Träumerin: Sie ver-
gräbt sich in Bücher und entwickelt anhand 
dort gelesener Geschichten eine bestimmte, 
vielleicht verklärte Vorstellung von Liebe. 
Es ist eine Art Idealbild, das sie sich da 
baut: der Traum von »dem Richtigen«, den 
sie hofft, in der Realität zu finden.
Christoph Pohl: Onegin ist ein junger Lebe-
mann, der durch den Tod seines Onkels ein 
Gut in der Nachbarschaft der Larins geerbt 
hat. So tritt er in das Leben Tatjanas: als 
Müßiggänger, als Mann, der durch seine 
Lebensumstände nie wirklich gezwungen 
war zu arbeiten und es sich deshalb leisten 
kann, seiner Orientierungslosigkeit Platz zu 
machen. Doch durch dieses ziellose, unver-
bindliche Dasein hat er längst den Antrieb 
in seinem Leben verloren und sich in eine 
distanzierte Ironie zurückgezogen …
Worin besteht Ihrer Meinung nach der Konflikt Ihrer Figur?
CN: Tatjanas Konflikt entsteht in dem Mo-
ment, in dem ihre Traumvorstellung auf die 
Realität prallt. Sie hält Onegin für den be-
sagten »Richtigen«, gesteht ihm ihre Liebe, 
öffnet sich voll und ganz – und wird brutal 
abgelehnt. 
CP: Ich glaube, Onegin befindet sich in ei-
nem permanenten Konflikt mit sich selbst. 
Er scheint vor allem zu Beginn wahnsinnig 
selbstsicher und, ja, arrogant zu sein, in-
dem er sich über seine Mitmenschen lustig 
macht und sich über sie hinweghebt. Aber 
hinter diesem Sarkasmus liegt eine Leere, 
eine Sehnsucht, die ihm selbst noch gar 
nicht richtig bewusst ist. 
Was würden Sie sagen: Welche Eigenschaft dieses Charakters ist Ihnen nah?
CN: Es ist weniger eine Charaktereigen-
schaft als vielmehr eine Situation, die mir 
vertraut ist: der Moment, in jemanden 
verliebt zu sein, der diese Liebe scheinbar 
nicht erwidert. Und damit einhergehend 
das verletzende Gefühl, abgelehnt zu wer-
den. 
CP: Ich kenne Onegins Angewohnheit, das 
beobachtende Moment in der Gesellschaft 
zu sein: in der Menge zu stehen und sein 
Umfeld zu analysieren, daraus manchmal 
einen regelrechten Sport zu machen – ob-
wohl Onegin das natürlich auf die Spitze 
treibt. Er bleibt in seinem Beobachten 




Lyrische Szenen in drei Akten (sieben Bildern)
 
MUSIKALISCHE LEITUNG Pietari Inkinen 
INSZENIERUNG Markus Bothe 
BÜHNENBILD Robert Schweer 
KOSTÜME Esther Geremus 
CHOREOGRAFIE Teresa Rotemberg 
CHOR Jörn Hinnerk Andresen 
DRAMATURGIE Valeska Stern 
 
LARINA Sabine Brohm 
TATJANA Camilla Nylund 
OLGA Anke Vondung 
FILIPJEWNA Tichina Vaughn 
LENSKI Tomislav Mužek 
EUGEN ONEGIN Christoph Pohl 
TRIQUET Timothy Oliver 
FÜRST GREMIN Alexander Tsymbalyuk 
SARETZKI Magnus Piontek 
EIN HAUPTMANN Reinhold Schreyer-Morlock 












Kostenlose Werkeinführung jeweils 45 Minuten 




Und welche Eigenschaft ist Ihnen eher fremd?
CN: Die Antwort darauf ist schon schwieri-
ger … Irritierend, wenn auch nachvollzieh-
bar finde ich Tatjanas Reaktion im dritten 
Akt: Onegin steht vor ihr und gesteht ihr 
seine Liebe – und sie sagt »Nein«! Aber 
vielleicht hat sie damit abgeschlossen und 
will sich nicht aus der mühsam gefundenen 
Ruhe bringen lassen …
CP: Bei mir endet die Gemeinsamkeit, 
wenn Onegins »Beobachtungssport« in der 
Verurteilung seiner Mitmenschen mündet. 
Mit der Tatsache, dass er immer weiter 
geht, dass er es zum Duell mit Lenski kom-
men lässt, dass er so nicht nur sein Umfeld, 
sondern auch sich selbst schädigt – damit 
kann ich mich nicht identifizieren.  
In Ihrer Figurenentwicklung kann man zwei Wegmarken benennen, die eng mit dem
jeweils anderen verbunden sind: Onegins Entgegnung auf Tatjanas Liebesbrief im ersten
Akt und seine Reaktion auf ihr Erscheinen als Fürstin im dritten Akt. Wie erfährt Ihre
Figur diese Momente?
CN: Tatjanas Liebesbrief ist ein sehr in-
timer Moment, in dem sie viel von sich 
preisgibt. Dementsprechend brutal ist der 
Fall bei Onegins Ablehnung: Tatjana wird 
schrecklich verletzt, was sie natürlich tief 
prägt und ihre Reaktion im dritten Akt 
begründet. Dort tritt sie als Dame auf; sie 
hat inzwischen einen Mann geheiratet, der 
sie abgöttisch liebt und über die Maßen be-
wundert. Ich bin mir sicher – und das sagt 
sie ja auch –, dass Tatjana immer noch tiefe 
Gefühle für Onegin hegt. Aber sie denkt 
nun anders über die Liebe als noch als jun-
ges Mädchen – und sie hat ihre Impulsivität 
unter Kontrolle gebracht.
CP: Im ersten Akt begegnet Onegin Tatjana 
noch in seiner arroganten, hoch daher-
redenden Rüstung, während er sich im 
dritten Akt endlich aus seiner bewertenden 
Beobachtungsposition löst und zum ersten 
Mal Lebendigkeit verspürt. Er bzw. seine 
distanzierte Fassade scheint im Laufe der 
vergangenen Jahre demontiert worden zu 
sein … Der Moment, in dem Onegin Tatja-
nas Briefthema aufgreift, um ihr darin nun 
wiederum seine Liebe zu gestehen, ist für 
mich die schönste Stelle der Oper. Hier rea-
lisiert Onegin endlich, welche Gefühle ihm 
damals Tatjana angetragen hat und dass er 
zu diesen Emotionen ebenfalls fähig ist. 
Und worin besteht für Sie die Herausforderung bei dieser Partie?
CN: Ich habe Tatjana 2001 zum ersten und 
letzten Mal gesungen – das war vor 15 Jah-
ren! In der Zwischenzeit sind mir viele an-
dere Partien begegnet und natürlich habe 
ich mich weiterentwickelt: Meine Stimme 
hat an Reife und Wärme gewonnen, ohne 
jedoch ihre jugendliche Farbe zu verlieren. 
Auch meine Mittellage hat sich gefestigt, 
was für diese Partie sehr wichtig ist, und 
den dramatischen Ausbrüchen sollte ich 
nun mehr Sicherheit entgegenbringen. Ich 
freue mich deshalb sehr, Tatjana wieder auf 
der Bühne zu begegnen! 
CP: Stimmlich kommt diese Partie gerade 
richtig für mich. Natürlich hat sie expo-
nierte Stellen, aber zum Großteil sitzt sie 
mittellagig und damit kräftig im Körper. 
Das trifft den Stand, an dem ich mich 
in meiner Entwicklung gerade befinde. 
Herausfordernd wird deshalb eher die 
Darstellung dieses komplexen Charakters, 
vor allem die Emotionalität am Ende – und 
natürlich das Russische, das ich momen-
tan versuche, möglichst verständlich für 
mich wie für das Publikum zu lernen. Mal 
sehen, welchen Dialekt ich entwickle – 
Nordkaukasisch vielleicht?
Die Gespräche führte Valeska Stern.
Camilla Nylund
Christoph Pohl
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 »Ich will kein Museum 
des Klangs kreieren«
Omer Meir Wellber 
schließt den Mozart- 
Da-Ponte-Kreis mit 
»Don Giovanni«
»Schon als wir anfingen, über einen 
Da-Ponte-Zyklus zu sprechen, wusste ich, 
dass ich den ›Don Giovanni‹ ans Ende stel-
len möchte«, betont Omer Meir Wellber die 
Sonderstellung, die er für die zweite Mo-
zart-Da-Ponte-Oper empfindet. »Diese tra-
gische Komödie oder umgekehrt diese ko-
mödienhafte Tragödie setzt sich von ›Così 
fan tutte‹ und ›Le nozze di Figaro‹ in ihrer 
musikalischen Düsterkeit und Kompromiss-
losigkeit ab: Allein diese berühmten ersten 
Takte in d-Moll, die die Ouvertüre eröffnen 
und die sich in der sonst fast ausnahmslos 
in Dur geschriebenen Oper erst am Ende 
in der Sterbeszene Don Giovannis wieder-
holen, verraten uns alles. Damit wird vom 
ersten Moment an Don Giovanni zum Tode 
verurteilt;  von Beginn an wird er als der 
Anti-Held der Oper definiert – was aus heu-
tiger Sicht überraschend modern und ori-
ginell ist: Als hätte Mozart hier Nietzsche, 
Freud, Wagner, Picasso und Hitchcock in 
nur einem Takt vorweggenommen.«
Ein Anti-Held, der gleichzeitig die Fi-
gur des Don Giovanni bzw. des Don Juan 
als eine wesentlich abgründigere Gestalt 
erscheinen lässt, als sie zuvor in Geschich-
ten, Sing-Legenden und Schauspielen 
auftauchte. Mit Mozarts und Da Pontes 
Interpretation wird der triumphierende 
Frauenverführer mit einer dämonischeren 
Facette versehen, die seine Verdammung 
unausweichlich herausfordert. Wellber 
nennt es Giovannis »destruktive Gewalt«, 
die die gesamte Handlung bestimmt und 
alle weiteren Figuren in ihrem Bann hält: 
»Giovanni ist der Motor des Stückes. An-
ders als in ›Così fan tutte‹ und ›Le nozze 
di Figaro‹, in denen es von Beginn an um 
Beziehungen geht, die bereits vor Einsatz 
der Opernhandlung bestehen, sich dann im 
Laufe der Oper verändern und verschieben, 
werden die Charaktere im ›Giovanni‹ erst 
durch dessen Wirken zusammengeführt. 
Er bedingt und steuert ihr Verhalten, es 
gibt keinen Platz zum Verzeihen, keine 
Alternativen wie in den beiden anderen Da-
Ponte-Opern. Das größte Paradox der Oper 
ist jedoch dieses: Die Kraft, die jegliche 
Beziehungen zerstören will, lässt überhaupt 
erst alle umeinander kreisen. Oder anders 
gesagt: Vor Giovanni herrscht das Chaos, 
durch ihn wird es zum Tanz, der mit sei-
nem Tode abbricht – die Figuren bleiben 
gewissermaßen leer zurück, sie haben ih-
ren Sinn und ihren Antrieb verloren.«
Stets auf der Suche nach unkonventi-
onelleren Interpretationen, hat sich Omer 
Meir Wellber für die seltener gespielte Wie-
ner Fassung entschieden, die Mozart 1788, 
im Jahr nach der Prager Uraufführung, an-
fertigte, eine eigene Adaption für Wien, die 
der Kaiser persönlich besucht haben soll. 
Mozart komponierte dafür eine neue Arie 
für Don Ottavio, ein Buffo-Duett für Zerlina 
und Leporello, eine große Szene für Donna 
Elvira, sowie eine andere Schlussvariante. 
»Musikalisch ist dies für mich die interes-
santere Variante. Ich stelle mir weniger die 
Frage, ob diese Fassung die authentischere, 
die ›wahre‹ ist, sondern welche mich als 
Dirigent und Musiker mehr anspricht. Wir 
haben in der Kunst oft vergessen, dass sie 
persönlich sein muss. Doch ich habe kein 
Interesse daran, ein Museum des Klangs zu 
kreieren. Natürlich habe ich mich intensiv 
mit den historischen und musikalischen 
Hintergründen auseinandergesetzt, aber 
sie sind für meine Entscheidung nicht 
ausschlaggebend. Dieser Punkt trifft inter-
essanterweise auch wieder eine Kernfrage 
des ›Don Giovanni‹, die Mozart und Da 
Ponte aufwerfen: Gibt es die Wahrheit? Gio-
vanni verändert seine eigene Wahrheit zum 
Teil von Takt zu Takt, und selbstverständ-
lich kreiert er unterschiedliche Wahrheiten 
für die unterschiedlichen Personen, auf die 
er trifft.«
Was ist Wahrheit? Was entspringt unse-
ren tiefsten Sehnsüchten und gewissenhaft 
verborgenen Fantasien? Diese Fragen stellt 
sich auch Andreas Kriegenburg, der nach 
»Così fan tutte« nun »Don Giovanni« an 
der Semperoper inszeniert und hier bereits 
als Regisseur von Händels »Orlando« in 
Erscheinung trat – und mit einer so poeti-
schen wie sinnlichen Handschrift auffiel. 
In der Partie des Don Giovanni trifft er auf 
Lucas Meachem. Der US-amerikanische 
Bariton, der regelmäßig an den großen 
internationalen Opernhäusern von der MET 
in New York bis zum Royal Opera House 
Covent Garden zu erleben ist, ist mit Don 
Giovanni seit fast zehn Jahren vertraut. An 
der Semperoper ist er nun erstmals zu Gast, 
um auch hier – wie er anlässlich seines Don 
Giovanni in Santa Fe betonte –, diesem all-
gemein nicht sehr beliebten Zeitgenossen 
»etwas mehr Menschlichkeit« zu verleihen: 
»Für mich ist der Don nicht nur ein düsterer 
Charakter. Ich verstehe die Entscheidun-
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16., 18., 24., 29. Juni & 3. Juli 2016
Premieren-Kostprobe
8. Juni 2016, 18 Uhr
Kostenlose Werkeinführung jeweils 45 Minuten 
vor Vorstellungsbeginn im Foyer des 3. Ranges
Ausstattungspartner: Rudolf Wöhrl AG
Mit freundlicher Unterstützung der Stiftung zur 
Förderung der Semperoper
 U
nd schon folgt der dritte 
Streich: Nach »Così fan tut-
te« und »Le nozze di Figaro« 
werden mit der Premiere des 
»Don Giovanni« alle drei Wer-
ke Wolfgang Amadeus Mozarts und seines 
wohl kongenialsten Librettisten Lorenzo 
Da Ponte an der Semperoper in neuen 
Interpretationen zu erleben sein. Die musi-
kalischen Fäden hält wiederum Omer Meir 
Wellber in seinen Fingern – der israelische 
Dirigent webte bereits in die beiden vor-
angegangenen Mozart-Opern ungewohnte 
Klänge ein, nicht zuletzt mit seinem Einsatz 
am Akkordeon in »Le nozze di Figaro«. Den 
»Don Giovanni« sieht er nun als krönenden 
Abschluss und besondere Herausforderung. 
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